Arte y espectador 

Un principio sagrado de la version formalista de la modernidad era la virtud de la 
contemplation desinteresada. En una analogia extrai'da de la tecnologi'a de la 
comunicacion inalambrica, el critico britanico de principios del siglo XX Roger Fry 
sostuvo que el artista deberia considerarse el transmisor; el arte, el medio, y el 
espectador, el receptor del significado de una obra de arte. En esencia, la labor del 
espectador consistia simplemente en deshacerse de cualquier ruido ambiente que 
pudiera impedir la reception clara de las ideas del artista. En la segunda mitad del 
siglo XX, sin embargo, las revoluciones dentro y fuera del mundo del arte empezaron a 
demoler ese articulo de fe. El minimalismo, que por un lado parecia la prolongation 
logica del impulso reductor del formalismo, elevo de forma inesperada el papel del 
espectador, que en cierto sentido «completo» la obra de arte interactuando con ella. 

La situation atribulaba de tal modo al critico formalista Michael Fried que en su ensayo 
de 1967 «Arte y objetualidad» exigio el retorno del arte de su estado depravado de 
«teatralidad» al de «presencia y visualidad pura», para que la obra de arte recuperase 
su condition de objeto independiente cuya existencia no se ve modificada ni 
comprometida por el espectador. 1 Pero Fried tenia todas las de perder, pues artistas 
de todo el mundo habian empezado ya a hacer suyas ideas acerca de la participation 
del espectador extraidas de la teoria literaria, en particular del articulo de 1968 de 
Roland Barthes «La muerte del autor», que postulaba que el verdadero «autor» de 
cualquier texto era el lector que le daba vida. 2 Incluso antes de que se publicara este 
ensayo fundamental, el aleman Hans Robert JaulJ habia articulado un preludio 
importante a esta premisa. En su «teoria de la recepcion» argumentaba que el 
lector/espectador no recibe pasivamente un texto, sino que «negocia» con el de forma 
activa para inferir una interpretation basada en su bagaje cultural y en sus vivencias 
personales. 3 



Alison Knowles: Proposition #2: make a salad, 1962. Institute of Contemporary Arts, Londres, 
octubre del 1962 


1 Fried, «Arte y objetualidad». 

2 Barthes, «La muerte del autor». 

3 JauG, Hans Robert, leccion magistral impartida en 1967 en la Universidad de Constanza, Alemania, publicada en 
Toward an aesthetic of reception. Minneapolis. University of Minnesota Press, 1982. 


Joan Campas: Art i espectador Traduccio/adaptacio d’Eleanor Heartney: Arte & Hoy pags. 392-413 1 



Una decada antes habi'a cuajado en Europa un movimiento en torno a otro teorico, 

Guy Debord, autor del texto de 1967 La sociedad del espectaculo, cuya influencia aun 
perdura. 4 Anticipando la idea de «hiperrealidad» de Jean Baudrillard en los anos 
ochenta, Debord decia que la sociedad capitalista habi'a dejado de focalizarse en la 
production para centrarse en el consumo y perfeccionar herramientas con las que 
manipular a las masas y transformarlas en consumidores pasivos e irreflexivos. Esas 
ideas reflejaban la implication de Debord con la Internacional Situacionista (IS), 
movimiento fundado en 1957 por el y un colectivo paneuropeo de artistas 
vanguardistas consagrados a crear «situaciones» revolucionarias a fin de sublevar al 
espectador para que rechazara su rol de ser no pensante. Esas situaciones se 
materializaban en acciones como apropiarse de textos e imagenes de los medios de 
comunicacion, distribuir folletos o participaren huelgas. La IS estuvo activa hasta 
entrada la decada de 1970, y su redefinition de la relation entre arte y publico resulto 
inspiradora en una epoca de agitation social y politica en la que las artistas 
empezaron a experimentar con derribar mediante el arte unas «estructuras de poder 
opresivas». Tambien una filosofia anarquica, pero mas suave, subyace a movimientos 
coetaneos como los happenings y Fluxus. El padre del happening fue el desaparecido 
Allan Kaprow, artifice de performances y eventos improvisados en que la participation 
del publico era clave. Kaprow proporcionaba el lugar, el atrezo, y quiza una minima 
directriz para la action, y el resto era cosa del publico. Las situaciones definidas como 
happenings englobaban desde invitar a espectadores a trasladar objetos por una 
estancia amueblada hasta reunirse en la calle y desplomarse todos a una senal dada, 
o lanzarse a hurgar en la basura. Fluxus, movimiento liderado, entre otros, por George 
Maciunas, Wolf Vostell y Nam June Paik, era tambien libre. Frente a las estridentes 
ambiciones de los situacionistas, Fluxus se centraba en acciones efimeras e 
intervenciones ludicas en los procesos de la vida cotidiana. Con frecuencia sus obras 
consistian en dichos ingeniosos, gags visuales o eventos sonoros. Bajo los auspicios 
de Fluxus, por ejemplo, Paik interrumpio su interpretation al piano para mezclarse con 
el publico y cortarle la corbata a John Cage; la artista Alison Knowles realizo una 
performance en la que salio a escena, preparo una ensalada y se marcho, y Yoko Ono 
dio instrucciones al publico para que contemplara el sol hasta que se volviera 
cuadrado. 

En la ultima decada el aspecto participativo del arte ha resurgido como «estetica 
relacional», termino acunado por el critico frances Nicolas Bourriaud en 1997. 5 
Bourriaud identified en la obra de artistas contemporaneos una tendencia que fomenta 
la interaccion, las relaciones personales y la nocion del arte como regalo. La estetica 
relacional se aplica a la obra de quienes trascienden la idea de que una obra de arte 
se completa cuando la contempla el espectador. Los espectadores (ahora 
«participantes ») y sus interacciones se convierten en la obra de arte. Bourriaud ve un 
significado politico en esta tendencia porque los artistas burlan las formas capitalistas 
de intercambio y apuestan por acciones que favorecen la colaboracion y la 
comunicacion, como compartir una comida, llevarse una obra de arte, conversar con 
extranos o trabajar en comunidades locales. Tales actividades, dice, refuerzan los 
vinculos debilitados por la preponderancia en la economia de mercado de la 
individualidad y el consumo. Pero lo mas interesante es que tambien desmantelan los 
mecanismos habituales para evaluar la calidad y el valor de una obra de arte. 


4 Debord, Guy (2000). La sociedad del espectaculo. Valencia. Editorial Pre-Textos. 

5 Bourriaud, Nicolas (2003). Relational Aesthetics. Paris. Presses du Reel. 
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Nam June Paik: Etude for pianoforte, 1960. Performance del artista cortandole la corbata a 
John Cage. 

Entre las manifestaciones recientes mas destacadas de arte participativo estan las 
obras de los desaparecidos Lygia Clark y Helio Oiticica, que en las decadas de 1960 y 
1970 crearon un arte basado en el publico y recortado sobre el trasfondo del regimen 
militar represivo de Brasil. Ambos actuaron bajo la influencia del movimiento 
constructivista brasileno de la decada de 1950, pero no tardaron en abandonar las 
pinturas y esculturas geometricas para consagrarse a obras en las que participara el 
publico. La trayectoria de Clark despego con sus primeras expresiones de 
interactividad, la serie «Bichos» de principios de la decada de 1960 (placas metalicas 
ensambladas con bisagras que el espectador manipulaba para darles distintas 
formas). Su escultura de 1963 O dentro e o foro se basa en la tira de Moebius y 
permite a los espectadores experimentar la continuidad entre interior y exterior. A 
estas obras interactivas formales siguieron las «Proposiciones» de Clark, utileri'a 
facilmente replicable pensada para que la utilizara el publico. Pedra e ar, 1966, por 
ejemplo, invitaba a respirar en una bolsa de plastico que contenfa una piedra. Despues 
Clark empezo a crear capuchas, mascaras, prismaticos, guantes y disfraces ideados 
para alterar y ampliar la relacion con el mundo. Sus ultimas obras (Clark fallecio en 
1988) consisten en «objetos relacionales» confeccionados con materiales tan sencillos 
como conchas, agua, arena, espuma de poliestireno, tejido y medias de nailon, 
destinados a activar la memoria latente del cuerpo y a facilitar la curacion emocional. 
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Lygia Clark: Pedra e ar, 1966. Bolsa de plastico, aire, piedra. 



Lygia Clark: O dentro e afora (Lo de dentro es lo de afuera), 1963. Ensamblaje de acero 
inoxidable. 35,5 x 4 5, 7 x 38,1 cm. 

Oiticica, fallecido en 1980, tambien avanzo del constructivismo al arte participative, 
aunque sus obras suelen presentar implicaciones politicas. En sus primeras piezas, 
como Clark, subvirtio la objetualidad de la escultura convencional y presento 
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construcciones de madera pintada colgadas de la pared, de modo que obligaba a los 
espectadores a rodearlas. De ahi progreso hacia una serie de obras cada vez mas 
interactivas. Entre sus piezas mas celebres destacan sus «Parangoles» (termino en 
argot que describe una situacion de confusion o emocion subita), 1964-1979, prendas 
basadas en las coloridas capas que los bailarines de samba llevan en sus actuaciones 
rituales, a veces blasonadas con sentencias antiautoritarias e incendiarias como: 
«Estoy posefdo», «Encarno la revuelta» o «Vivimos de la adversidad». Las ultimas 
obras de Oiticica inclufan estancias llenas de elementos naturales como agua, arena, 
guijarros, paja y plantas, o de objetos culturales como videos, fotografias y musica 
popo Los espectadores estaban invitados a entrar y divertirse como quisieran. 



Helio Oiticica: Parangole p16 capa 12, «da adversidade vivemos», 1964. Arpillera, tela de 
algodon, plastico, virutas de madera. Dimensiones variables. 



Helio Oiticica: Grande nucleo, 1960-1966. Oleo y resina sobre madera. 6,7 x 9,75 m. 
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Discfpulo de Oiticica y Clark es Erwin Wurm, que adereza su arte relacional con unas 
gotas de Monty Python. Sus «esculturas» al estilo de performances son a menudo 
poco mas que fotograffas de alguien realizando una accion como sacar la lengua, 
videos de gente sumida en una aparente lucha a muerte con su ropa, o conjuntos de 
utiles e instrucciones (por ejemplo, un juego de bolas y la orden de «echarse sobre las 
bolas sin que ninguna parte del cuerpo toque el suelo»). Las dnstructions for 
ldleness», 2001, de Wurm son una suerte de manual de acciones antisociales y 
humillantes compuesto por fotografias del artista acatando ordenes como «echate una 
siesta en el lavabo de la oficina» o «quedate en pijama todo el dia». No se sabe 
cuantos «espectadores» han asumido sus desafios como algo mas que un 
experimento participativo. 




Erwin Wurm: Spit in Someone's Soup, 2003. 
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Carsten Holler brinda a los espectadores experiencias viscerales que producer! una 
sensacion infantil de liberacion a la vez que aplacan cualquier forma utilitaria de 
pensamiento. Entre sus creaciones figuran largos y sombrfos corredores 
serpenteantes que conducen a estancias llenas de luz. Upside Down Mushroom 
Room, 2000, finaliza en una habitation llena de setas gigantes que parecen brotar del 
techo. La obra de Holler se inspira en parte en las cabalgatas de carnaval, en que los 
participantes deben dominar su ansiedad para alcanzar la catarsis. En 2006 Holler 
explicito esa conexion instalando en el Mass MoCA de Estados Unidos esculturas 
basadas en los desfiles carnavalescos de su infancia. Incluso en los casos en que sus 
obras no implican movimiento, la idea del viaje esta imph'cita. The New World Race, 
1999, por ejemplo, transformo el Moderna Museet de Estocolmo en un circuito con un 
conjunto de vehiculos improbables (como una banera y unos pantalones cortos de 
nino con tirantes sostenidos en el aire por una bandada de gaviotas disecadas) 
preparados para iniciar una carrera imaginaria. Otras obras contienen maquinas 
voladoras o toboganes que conducen al espectador de una planta de un edificio a otra. 
Al margen su vinculacion obvia con los parques infantiles, estos toboganes constituyen 
una especie de prototipos de transporte a una sociedad futurista imaginaria, lo cual 
sugiere que la finalidad de Holler va mas alia del mero entretenimiento. 




Carsten Holler: Upside Down Mushroom Room, 2000. Poliestirol, poliester, pintura de color, 
metal, construcciones metalicas, motores electricos, pladur, luces de neon, vidrio, pintura 
acrflica y estructura de hierro. 4,5 x 6 x 12,5 m. 
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Carsten Holler: Lichtraum (Light Room), 2008. Instalacion “Carrousel,” Kunsthaus Bregenz, 
Austria, 2008. 



Carsten Holler: Psycho Tank, 1999. Instalacion, “Une exposition a Marseille,” Musee d’Art 
Contemporain, Marseille, 2004. 
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Mas catarticas aun (al menos por parte del artista) son las performances/insta\ac\ones 
de John Bock, que menciona entre sus influencias los happenings de Kaprow ya 
figuras del arte y el teatro entre las que destacan desde Joseph Beuys hasta los 
accionistas vieneses, Bertolt Brecht, Salvador Dali' e iconos del pop como Alice 
Cooper, Dean Martin o Elvis. Sus obras, que parecen espontaneas, estan de hecho 
preparadas hasta cierto punto y provocan un caos contenido que con frecuencia 
implica a otros artistas y salpica al publico. Sus performances tienen lugar en 
escenarios con jurados amanados y artilugios teatrales como andamios, tuneles, torres 
o rampas, e incluyen ranas vivas, frutas, hortalizas, crema de afeitar y bolas de pintura 
que explotan. Bock se pone disfraces estrafalarios y en ocasiones unas cabezas 
enormes rellenas de algodon. A menudo imparte «conferencias» que consisten en 
monologos freneticos e incoherentes sobre psicologia, economia, historia del arte o 
cultura popular. La pieza 8 Yz x 11-mit Schisslaveng, 2006, invitaba a los espectadores 
a trepar a la azotea de una galena neoyorquina por una escalera de caracol instalada 
a tal fin; alii, al aire libre, encontraban una coleccion de objetos elaborados con 
tablones de madera, rollos de alfombra, tuberias y otros materiales. El hecho de que el 
espectador percibiera el hallazgo como un climax o un anticlimax era una situacion de 
todo punto inesperada en la que las reglas habituales del mundo del arte parecian no 
ser aplicables. 



John Bock: 814 x 11-mit Schisslaveng, 2006. Escalera, elementos escultoricos en la terraza de 
la galena, DVD. Instalacion en el Anton Kern Gallery, Nueva York, octubre-noviembre de 2006. 


Harrell Fletcher crea obras temporales que alientan a la gente a dar rienda suelta a 
sus impulsos creativos. The Sound We Make Together, proyecto de 2003 presentado 
en DiverseWorks, un espacio alternative de Houston, Texas, incluia videos de grupos 
locales a los que se invito a llevar a cabo sus actividades habituales en la galena. 
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Entre los participantes figuraban una coral baptista, una clase de meditacion y un 
equipo de break-dance. Fletcher tambien se ha servido de Internet como espacio de 
reunion en Learning to Love You More, proyecto en curso desde 2002 como parte del 
cual se asignan tareas a los participantes y los resultados se publican on-line. Las 
instrucciones para esas tareas pueden ser «entrevista a alguien que haya vivido una 
guerra» o «describe tu gobierno ideal». Las miles de respuestas recogidas en el sitio 
web atestiguan el deseo de gente que no se dedica al arte a expresarse ante una 
comunidad virtual. 



Harrell Fletcher: The Sound We Make Together, 2003. 
http://www.youtube.com/watch?v=k5_V3x4BT00 


Philippe Parreno tambien apuesta por la participation, reuniendo a otros artistas y 
creadores. En 1999 se unio a Pierre Fluyghe para adquirir los derechos de un 
personaje generico de manga al que bautizaron como Ann Lee. Los artistas la dotaron 
de rasgos y de varias voces, y recurrieron a disenadores y animadores para que le 
dieran vida en varias peliculas, la primera de las cuales se titulo Anywhere Out of the 
World, 2000. Para el proyecto global, que se prolongo tres anos y se titulo No Ghost, 
Just a Shell, invitaron a varios artistas a «animar» a Ann Lee a su manera, 
multiplicando aun mas las personalidades de esta criatura otrora inerte. Con ocasion 
de otro enigmatico proyecto en colaboracion, Parreno invito a un grupo de artistas a 
salir de fiesta la vi'spera de la inauguracion de su propia galena. Esa noche los insto a 
participar en varias actividades absurdas, como ponerse una peluca y someterse a un 
corte de pelo falso o calzarse unas botas y que les grabaran en las suelas frases en 
italiano. Al di'a siguiente, en la inauguracion oficial, los invitados habfan desaparecido, 
la galena estaba desierta y solo permaneci'a el recuerdo (y una cinta de audio) de las 
frivolidades de la vfspera. Con tales obras Parreno manifiesta una absoluta falta de 
interes por indicadores tradicionales de la creatividad artfstica como son la autorfa o la 
creation de objetos unicos. Su arte es la actividad comunitaria que la rodea. 
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Philippe Parreno: Anywhere Out of the World, 2000. Peh'cula de animacion en 3D, sonido 
envolvente Dolby Digital, alfombra azul y poster. 4 minutos. 


Los integrantes del colectivo Gelitin -AN Janka, Florian Reither, Tobias Urban y 
Wolfgang Gantner-trabajan desde 1995 en proyectos participativos, entre ellos un 
ascensor «manual» consistente en tres hombres que elevan a los visitantes hasta la 
azotea de un edificio de tres plantas, un pastel de cumpleanos compuesto por una 
marana de cuerpos humanos desnudos con velas que sobresalen de sus orificios y 
dedos de manos y pies, y un conejito rosa gigante relleno de paja despatarrado en una 
montana de los Alpes austri'acos. Tantamounter 24/7, presentada en 2005 en una 
galena de Nueva York, tal vez sea la obra participativa mas laboriosa que han ideado 
hasta la fecha. Para el proyecto, los integrantes del colectivo y dos colaboradores se 
instalaron en una amplia caja de madera equipada con canerias rudimentarias, una 
cocina, alimentos y un almacen lleno de trastos, materias primas y herramientas. 
Permanecieron en su interior, ocultos al publico, al que invitaban a llevar objetos a la 
galena y arrojarlos en el interior de la caja a traves de una ranura abierta en la cara 
superior. Los Gelitin elaboraban una copia del articulo con los materiales de que 
dispoman y, una vez concluida, expulsaban el original y la replica. Una camara 
fotografica salio por la ranura acompanada de un duplicado de cartulina, y un envase 
de sushi para llevar cobro nueva vida en una artistica composition de restos del 
almuerzo de los artistas. Alguien metio en la maquina a una nina pequena, que 
permanecio alii tres horas y fue expulsada con su «replica», nueve munecas Elmo. El 
tantamounter era una especie de fotocopiadora, con la salvedad de que sus copias 
eran tridimensionales e ingeniosas y rendian un homenaje ludico a la artesania y el 
concepto de originalidad. 
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Gelitin: Tantamounter 24/7, 2005. Tecnica mixta. Dimensiones variables, Introducir el objeto 
cuando la luz se enciende. 



Esperando la copia 
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Las experiencias laborales colectivas de Ann Hamilton son mas poh'ticas, y presentan 
una vision de Estados Unidos que refleja su impulso democratico. Sus instalaciones, 
ambientadas en viejos y lugubres almacenes o fabricas, suelen implicar grandes 
acumulaciones de objetos para cuya preparacion se requiere una legion de 
voluntaries. La pieza indigo blue, 1991, se creo en Charleston, Carolina del Sur, como 
parte de «Places with a Past», un proyecto de arte publico que consistio en solicitar a 
artistas que crearan in situ obras que abordaran aspectos de la historia de la region. El 
ti'tulo de la pieza aludfa al tinte natural que en su dfa sustento la economi'a de la ciudad 
y aun se relaciona con los uniformes de los obreros. Hamilton recopilo siete toneladas 
de uniformes e hizo doblar con esmero todas las camisas y pantalones y apilarlos en 
el centra de un gran almacen. Las ropas y las manos que las habian doblado rendfan 
homenaje a la historia rara vez conmemorada de la mano de obra humana en Estados 
Unidos. Para imprimir mayor peso a la obra, un guarda estacionado en el espacio de 
exposicion iba borrando paginas de viejos manuales militares forrados con tela azul, 
en una alusion a la sustitucion de las versiones convencionales de la historia por el 
recuerdo de los ciudadanos cuya actividad anonima hace que todo funcione. 



Ann Hamilton: Indigo blue, 1991.48.000 pantalones y camisas azules. Dimensiones variables. 


Las obras participativas de Thomas Hirschhorn tambien tienen contenido politico. Sus 
entornos a gran escala, elaborados con materiales desechables como cartulina, 
contrachapado, celofan, cinta de embalar y papel de aluminio, aluden a la historia, la 
filosofi'a y la poh'tica contemporaneas. Abarrotadas de documentos impresos 
heterogeneos, como graficos, reproducciones de imagenes de revistas y periodicos, 
videoclips y libras, la mayoria de ellos pegados de forma aparentemente aleatoria en 
las parades, las instalaciones de Hirschhorn se alzan como monumentos a los heroes 
culturales del artista, si bien con un doblez subversivo. Una de sus obras mas 
elaboradas fue Bataille Monument, creado para la exposicion Documenta 11 en 2002. 
Georges Bataille, escritor frances de mediados del siglo xx que estudio los vinculos 
entre el erotismo, la religion y la transgresion y abogo por la consecucion de la 
trascendencia mediante el exceso, es una figura insolita a la que dedicar un 
monumento urbano. Hirschhorn se alejo aun mas de la tradicion monumental situando 
su obra en un vecindario pobre con mayoria de poblacion turca de Kassel, la sede de 
la Documenta. Para erigir el monumento, que en realidad se asemeja mas a un punto 
de encuentro, Hirschhorn recluto a gente joven de la zona. Despues de ayudarles a 
construir unas barracas, el artista les pago para que las regentaran mientras durase la 
muestra. Se les dieron diversos usos: biblioteca de libras relacionados con Bataille, 
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taller, bar y estudio de television abierto a la juventud del barrio. La obra desdibujaba 
asi las fronteras entre arte, education, poh'tica y trabajo comunitario, con lo que 
Bataille Monument devino un tributo adecuado a un pensador reacio a acatar las 
distinciones convencionales, como el propio Hirschhorn. 




Thomas Hirschhorn: Bataille Monument, 2002. Tecnica mixta. Instalacion en la Documenta 11, 
Kassel, 2002. 
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Valie Export: Tapp und Tastkino, 1968. http://www.youtube.com/watch?v=JGv7F_S-rYk 


Para Hirschhorn, como para otros artistas inspirados en el situacionismo, el arte 
participativo es una provocacion poh'tica y social. Lo es tambien para los artistas que 
sienten atraccion por la performance callejera, mediante la cual reconfiguran la 
relacion entre el individuo y el entorno y exigen a los espectadores que respondan a 
los espectaculos con los que se tropiezan... a menos que, como a veces ocurre, les 
pasen desapercibidos. La obra de Vito Acconci Following Piece, 1969, sento 
precedente en este sentido. Para Nevada a cabo el artista se limito a seguir a 
transeuntes de forma aleatoria por la calle hasta que se adentraban en espacios 
privados. Yoko Ono creo una version mas polemica de esta pieza ese mismo ano, 
reclutando a un equipo de camaras para que siguiera por las calles de Londres a una 
mujer, que podia ser complice o no, hasta que se metio en su apartamento. Titulada 
Rape, la obra jugaba con la sensacion de violation inherente a la intromision en la 
privacidad, aun en espacios publicos. Igualmente provocadora fue la obra de Valie 
Export Tapp und Tastkino, 1968, con motivo de la cual la austriaca se transformo en 
objeto de exposition colocandose una caja cerrada con cortinas sobre el torso 
desnudo e invito a los transeuntes a meter los dedos por entre la tela. Finalmente 
tenemos las performances callejeras de Adrian Piper de principios de la decada de 
1970, en las que la artista se transformo de modos sorprendentes y repelentes y vago 
por las calles con un rotulo de «RECIEN PINTADO», por ejemplo, o se paseo 
hablando sola por el metro con una bolsa de plastico en la boca. 
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Vito Acconci: Following Piece, 1969. Impresion en gelatina de plata. 8 x 8 cm cada fotograma. 



Adrian Piper: Catalysi IV, 1975. 
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William Pope.L: The Great White Way, 22 miles, 9 years, 1 street, 2001-presente. Performance, 
Nueva York. 


William Pope.L tambien utiliza la performance callejera como modo de concienciacion, 
metiendose a menudo en la piel de un vagabundo que aborda a los paseantes para 
combatir su invisibilidad social. Pope.L es conocido ante todo por sus «crawls», 
performances en las que recorre las calles de la ciudad a rastras como un soldado 
avanzando por el suelo de la jungla. Como parte de una de esas «arrastradas», aun 
en curso, esta recorriendo los 35 kilometres de la «Great White Way» de Manhattan, 
que cruza Broadway desde Wall Street hasta Harlem. Disfrazado de Superman y con 
un monopatin atado a la espalda por si tiene que huir a toda prisa, parece ajeno a las 
miradas, comentarios y asombro de los transeuntes, y plenamente concentrado en su 
mision extenuante y disparatada. En tales obras Pope.L, afroamericano, ironiza con 
los estereotipos raciales y socioeconomicos al tiempo que pone a prueba la nocion de 
correction politica de sus espectadores. Genera incomodidad explotando la 
ambiguedad de su situation, pues el publico nunca esta seguro de si es un vagabundo 
trastornado o un actor interpretando un papel. Esa confusion ha llevado a 
espectadores a intervenir, como la vez en que un observador (tambien afroamericano) 
reprendio, primero al camara bianco, que estaba grabando la performance, y luego al 
artista, a quien acuso de ser «una verguenza para su raza» antes de llamar a la 
policia. 
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Francis Alys: When Faith Moves Mountains, 2002. En colaboracion con Cuauhtemoc Medina y 
Rafael Ortega. Documentation fotografica de un evento, Lima, Peru. 


La travesi'a urbana es mas pausada en la obra de Francis Alys, quien «pasea» por los 
vecindarios de Mexico D.F. equipado con artilugios que transforman sus caminatas en 
viajes metaforicos. Uno de sus primeros paseos fue The Collector, 1991-1992, en el 
que camino por las calles de Mexico tirando de un muneco magnetico con ruedas. 
Durante el periplo se fueron pegando pedacitos de metal al juguete, en una metafora 
de la acumulacion aleatoria de vivencias. Las acciones inexplicables de Alys llaman la 
atencion sobre la naturaleza efimera de la vida urbana, y sobre su propia fugacidad. 
Pero no todas las obras de Alys son solitarias. En 2002, con ocasion de una 
performance titulada When Faith Moves Mountains, Alys recluto a 500 voluntarios que, 
equipados con palas, desplazaron una duna gigante de arena en las afueras de Lima, 
Peru, diez centimetros desde su ubicacion original. El titulo de la obra subraya su 
naturaleza quijotesca: Alys parodio con ella los monumentales proyectos de 
desplazamiento de tierras que acometen artistas de land art como Robert Smithson o 
Michael Heizer, al tiempo que atrajo la atencion sobre los habitantes sin tierras de los 
asentamientos de las afueras de la ciudad, que necesitan mucho mas que fe para 
sobrevivir. 
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Vanessa Beecroft: vb46.017 Los angeles, 2001. Documentacion fotografica de una 
performance. 


Las performances de Vanessa Beecroft, espectaculos estaticos ambientados en 
interiores lujosos, serfan mas bien «arte anticallejero». Beecroft dirige a grupos de 
modelos femeninas desnudas o semidesnudas, que adoptan poses altivas de 
fotografi'a de moda. Con tacones de aguja y la parte inferior de un bikini, cuando no 
desnudas, las modelos se mantienen inmoviles hasta tres horas, tiempo durante el 
cual se invita al publico a observarlas, sin intervenir. Hasta el momento estas 
performances han cobrado vida en museos, donde adquieren el caracter de 
inauguration perversa en la que se exponen seres humanos inmoviles. En vb 46, 

2001, una mujer desnuda con una tira de vello pubico tenido de rojo caminaba en 
circulos alrededor de veinte modelos rubias desnudas e inmoviles con un maquillaje 
corporal claro y el pubis depilado. El publico permanecia de pie a los lados de la 
estancia. Otra version de este tema incluia soldados de la Marina estadounidense 
dispuestos en una formation militar igual de estilizada. El efecto, no obstante, era 
distinto, pues los hombres estaban vestidos y no se mostraban vulnerables, aunque 
destilaban el mismo grado de control fisico y estaticidad casi inhumana que sus 
contrapartidas femeninas y conseguian tambien reducir a los espectadores al papel de 
mirones, infundiendoles una sensation de inadecuacion ante la perfection del fisico y 
el comportamiento de los modelos. 


Joan Campas: Art i espectador Traduccio/adaptacio d’Eleanor Heartney: Arte & Hoy pags. 392-413 19 






Vanessa Beecroft: Vogue Hommes (2), 2002. Fotograffa. 


De espiritu generoso es una vertiente de arte participative que considera las obras de 
arte regalos. Una expresion conmovedora de esta idea impregna la obra de Felix 
Gonzalez-Torres, fallecido de sida en 1996. En sus sobrias instalaciones, el artista 
empleaba objetos anodinos para plantear cri'ticas poeticas de la poh'tica del sida, las 
seducciones del deseo homoerotico y la sensacion personal de perdida. Muchas de 
sus obras se inspiraron en la vida y muerte de su amante, Ross Laycock. Sin titulo 
(Perfect Lovers), 1991, consisti'a en un par de relojes de pilas en una pared. Al 
principio marcaban el paso de los segundos al tiempo, pero poco a poco fueron 
desincronizandose, hasta que al final a uno se le agotaron las pilas y se paro: presagio 
de muerte. Entre las obras mas conocidas de Gonzalez-Torres estan sus «vertidos», 
montones de caramelos con envoltorios de colores apilados en el suelo de galenas o 
museos. En un gesto que contravem'a los convencionalismos sobre el preciosismo del 
arte y el ti'pico «se ruega no tocar», el artista invitaba a los espectadores a llevarse los 
caramelos; a medida que los montones menguaban, la galena los reponia. Como los 
relojes, los caramelos encerraban un significado metaforico. Sin titulo (USA Today), 
1990, obra llena de brio, estaba compuesta por caramelos envueltos con papel rojo, 
bianco y azul que reflejaban el patriotismo reflexivo de los lectores del periodico con 
ese nombre. Mas pateticos eran los caramelos plateados de Sin titulo (Placebo), 1991; 
expuesta por primera vez tras la muerte de Laycock, el titulo aludia a la futilidad del 
dilatado tratamiento medico. El peso del monton equivalia al peso sumado de los dos 
amantes. Gonzalez-Torres tambien produjo posters que los visitantes pod fan llevarse; 
las imagenes que reproduci'an, como nubes, eran sumamente poeticas, en un nuevo 
reflejo de las cavilaciones de Gonzalez-Torres sobre la mortalidad y el amor. 
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Felix Gonzalez-Torres: Sin titulo (Perfect Lovers), 1991. 



Felix Gonzalez-Torres: Sin titulo (USA Today), 1990. Peso ideal: 136 kgr. 


Los proyectos de Rirkrit Tiravanija tambien invitan a aceptar regalos, en este caso 
alimentos y bebida. Inspirado en parte por su abuela, que regentaba un restaurante en 
Bangkok, Tiravanija es celebre por sus performances en las que monta una tienda en 
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la galena para cocinar y hacer de anfitrion. Con un wok, otros utensilios, fideos y 
hortalizas, crea platos tailandeses picantes que se ofrecen a quien visita la muestra, 
con lo que sus inauguraciones se convierten en banquetes donde corren la bebida, la 
comida y la sociabilidad. Una vez concluida la muestra, no queda nada que sea arte 
en el sentido convencional del termino: los restos se tiran a la basura y el menaje de 
cocina se retira para otra vez. Para uno de esos agapes, Sin titulo (Pad See-ew), 
concebido en un principio para amigos en 1990 y recreado a modo de performance en 
el Museo de Arte Moderno de San Francisco en 2002, el artista prepare uno de los 
platos de fideos mas apreciados en su Tailandia natal. Tiravanija tambien instalo un 
estudio de grabacion en un museo, monto una replica de su casa en una galena para 
que la usaran los visitantes y construyo una carpa en un espacio de exposicion para 
montar fiestas, equipandola con instrumentos para los visitantes que desearan 
tocarlos. Tiravanija explora nuevas formas de borrar la li'nea divisoria entre arte y vida 
y, al describir los materiales o ingredientes de sus proyectos, suele incluir «un monton 
de gente». 



Rirkrit Tiravanija: Sin titulo (Pad See-ew), 1990/2002. Performance en el Museo de Arte 
Moderno de San Francisco, febrero de 2002. 


Lee Mingwei se centra en la interaction humana que caracteriza la estetica relacional, 
pero su obra se basa en encuentros de individuos en galenas o museos 
acondicionados a tal fin. Para Sleeping Project, 1999, instalo dos camas en una 
galena e invito a dos personas elegidas por sorteo a pasar la noche alii con el. Para 
Tourist Project, 2002, solicito a algunas personas que lo llevaran de excursion por su 
barrio preferido de la ciudad. La gente suele ser la protagonista de las piezas Mingwei. 
En The Letter Writing Project, 1998, quiso poner en contacto a los espectadores con 
sus seres queridos ausentes, fallecidos o distanciados proporcionandoles un recinto 
fntimo en el que escribirles cartas. Ofrecio a los participantes la posibilidad de dejar las 
cartas abiertas en la cabina para que otros pudieran leerlas, o de sellarlas y 
entregarselas para que el las enviara. Al concluir el proyecto, Lee habi'a recopilado 
mas de nueve mil cartas, testimonio conmovedor del anhelo del publico por 
comunicarse. 
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Lee Mingwei: The Sleeping Project, 2000. 



Lee Mingwei: The Letter Writing Project, 1998. Madera y vidrio, tres cabinas de 289,6 x 170,2 x 
231,1 cm cada una. Whitney Museum of American Art, Nueva York, y Fundacion de Arte 

YAGEO, Taipei. 
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Surasi Kusolwong practica una forma impersonal de intercambio mas proxima al 
mercado que a un encuentro intimo. En referenda al mercado tradicional asiatico, en 
cuyos puestos se despliegan todo tipo de artfculos, desde especias hasta trapos viejos 
y aparatos electronicos, Kusolwong reune objetos banales habituales en esos entornos 
y los dispone en configuradones cuidadosamente organizadas por colores. Los titulos 
de sus performances recalcan el desinteres del artista por lucrarse: 1000 Lire Market 
(La vita continua), 2001, era un mercadillo al aire libre que instalo en San Gimignano, 
Italia. Pay Less for the Best, 2001, se desarrollo en Milwaukee, Wisconsin, y 
Everything the Same Price, 2001, se presento en Ginebra, Suiza. Los visitantes del 
museo pueden escoger cualquier arti'culo (cubos de plastico, gorros de lana, 
herramientas de jardinerfa y todo tipo de objetos practicos y decorativos) y pagar por el 
un dolar. Estas instalaciones parodian los ubicuos comercios conocidos como «todo a 
cien», repletos de objetos fabricados en Asia, al tiempo que invitan a la reflexion sobre 
el significado del valor de mercado, el uso y el intercambio comercial. 



Surasi Kusolwong: 1000 Lire Market (La vita continua), 2001. Tecnica mixta. Dimensiones 
variables. 


La transferencia de autoridad del artista al espectador ha tenido repercusiones. Por un 
lado erradica los criterios esteticos tradicionales por los que se juzga el arte: resulta 
difi'cil aplicar conceptos como originalidad, creatividad o intencionalidad a una obra que 
para su materializacion depende de acontecimientos externos y de las acciones de los 
espectadores. Desde otra perspectiva, la transformacion del espectador en 
participante altera de forma radical la definition del artista, pues abre paso a la idea de 
que cualquiera puede serlo. Asi lo predicaba Joseph Beuys, defensor de lo que 
bautizo como «escultura social», concepto surgido de su conviction de que el objetivo 
ultimo del arte es la transformacion democratica de la sociedad humana. En su 
planteamiento utopico, Beuys sostenfa que las obras de arte deberi'an ser 
instrumentos de cambio personal y social. Investigo la idea tanto en performances 
individuates en las que puso a prueba sus propios h'mites (como cuando se encerro en 
una galena tres di'as con un coyote vivo para estrechar lazos con su lado animal) 
como en proyectos comunitarios. En 7000 Oaks, proyecto de 1982 para la Documenta 
7, por ejemplo, hizo un llamamiento a plantar siete mil arboles en Kassel. La obra llevo 
a la movilizacion durante cinco anos de los miembros de la Free International 
University de Beuys y a la reforestation de una ciudad que habia quedado convertida 
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en un mar de cemento por el urbanismo de posguerra. Al lado de cada arbol se 
colocaba una columna de basalto de unos 120 centimetres que representaba los 
esfuerzos creativos del individuo y el colectivo; con el tiempo, las columnas quedarian 
eclipsadas por los arboles. 



Joseph Beuys: 7000 Oaks, 1982. 


Agnes Denes tambien recluta a colaboradores para crear obras ambientales a gran 
escala cuya ubicacion y configuration dramatiza la necesidad de conciliar naturaleza y 
cultura. Su obra mas temprana en esta vena fue Wheatfield: A Confrontation, 1982, en 
la cual contrapuso los usos urbanos y rurales del territorio e imprimio un caracter 
simbolico al aspecto participativo. Denes sembro un campo de trigo dorado en un solar 
a la sombra del World Trade Center de Nueva York afectado por planes de 
construction, y cosecho el cereal a finales de la estacion. El retorno, aunque fugaz, de 
una parcela de terreno urbano de maximo valor a su pasado agricola subrayo el 
conflicto entre la codicia y las necesidades humanas. En intervenciones permanentes 
mas recientes, como Tree Mountain-A Living Time Capsule-11,000 People, 11,000 
Trees, 400 Years, ha empleado a pequenos ejercitos de colaboradores. Tree Mountain 
se concibio en 1982 y se completo en las graveras de Pinsi6, YI6jarvi, Finlandia, en 
1996. Para la creation de la obra, once mil personas plantaron otros tantos arboles en 
un dibujo en espiral derivado de patrones naturales y matematicos abstractos, como el 
que se ve en el centre de un girasol. Tree Mountain tiene por fin frenar la erosion de la 
tierra y la desaparicion consiguiente de la fauna, y constituir un modelo simbolico para 
la interaction productiva de individuos interconectados. Y precisa del compromiso 
expreso de los voluntaries para garantizar su evolution optima una vez que la artista 
ha abandonado el lugar para atender otros entornos. 
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Agnes Denes: Tree Mountain-A Living Time Capsule-11, 000 People, 11,000 Trees, 400 Years, 
1982-1996. Arriba, dibujo del concepto original, 1982: tinta metalica y aguada sobre Mylar. 86 x 
224 cm. Abajo, imagen invernal, 2004. Ylojarvi, Finlandia 


Christo y Jeanne-Claude, un matrimonio cuyos proyectos a gran escala y de gran 
impacto implican a muchos participantes y ponen el arte al alcance de un amplio 
publico, ofrecen un modelo similar de arte comunitario. Trabajando con un ejercito de 
voluntarios locales, acometen transformaciones temporales de entornos urbanos y 
rurales. Una de esas obras fue Running Fence 7972-76, una cortina de tela amarilla de 
40 kilometros de longitud que recorria las montanas del norte de California. Tambien 
han envuelto el Reichstag de Berlin con una mortaja blanca, han instalado mas de mil 
sombrillas azules en un paisaje de las afueras de Tokio, han rodeado con tela rosa 
once islas frente a la costa de Miami y han llenado el neoyorquino Central Park de 
cientos de «puertas» colgadas de tela naranja. En su mejor expresion, los proyectos 
de la pareja poseen una cualidad monumental, magica y enigmatica. Sin embargo, 
igual de importante es el proceso de creacion: Christo y Jeanne-Claude colaboran con 
las autoridades locales, recaudan los millones que necesitan para llevar a cabo sus 
proyectos, reclutan a voluntarios y estimulan a la prensa local. Dada la complejidad de 
las negociaciones necesarias para obtener el permiso para realizar estos proyectos, a 
menudo su ejecucion se prolonga varios anos. The Gates, Central Park, New York 
City, 7979-2005, tardo un cuarto de siglo en materializarse. 
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Christo i Jeanne-Claude: Running Fence , 1972-76. 



Christo i Jeanne-Claude: The Gates, Central Park, New York City, 1979-2005, 2005. Instalacion 
en el Central Park, Nueva York, febrero de 2005. 
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Una mezcla similar de estetica, participation, mano izquierda poh'tica y planificacion 
subyace a la obra de Kristin Jones y Andrew Ginzel. Mnemonics, un ambicioso 
proyecto para la Stuyvesant High School de Manhattan que se prolongo entre 1989 y 
1992, fue financiado por el Ayuntamiento. La escuela, fundada en 1904, tiene una 
ilustre historia, pues alii estudiaron varios premios Nobel de ciencias y actores como 
James Cagney, Thelonius Monk o Tim Robbins. Para su obra, que debfa reflejar 
aspectos del pasado de la institucion y aludir a sus conexiones con el mundo, los 
artistas insertaron mas de 400 bloques huecos de vidrio en las paredes de la escuela y 
los llenaron con recuerdos, desde reliquias de la zona del Lower Manhattan hasta 
objetos donados por embajadas y consulados de todo el mundo, entre ellos un 
recipiente con nieve derretida del monte Fuji y un fragmento de la Gran Muralla china. 
Tambien hay objetos de interes aportados por los alumnos. Algunos de los bloques se 
dejaron vacfos para que fueran rellenandolos los cursos posteriores a medida que se 
fueran graduando. Asi, fueron muchas las personas implicadas en la creacion de 
Mnemonics, y muchas otras seguiran participando en su actualization conforme el 
proyecto vaya cumpliendo su promesa de convertirse en un dispositivo memori'stico en 
expansion. 



Kristin Jones i Andrew Ginzel. Mnemonics, 1992. 400 bloques de cristal, cada uno lleno de 
artfculos regalados. Cada bloque: 20,3 x 20,3 s 10,1 cm. 
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Tim Rollins, miembro fundador de Group Material que adapto los principios activistas 
del colectivo al campo de la educacion artfstica, tambien solicita la colaboracion de 
estudiantes. Como profesor universitario en el barrio neoyorquino del Bronx a 
principios de la decada de 1980, Rollins concibio talleres extracurriculares en los que 
alumnos conflictivos y en situacion de riesgo creaban obras colectivas que analizaban 
la relacion entre su situacion personal y los relatos de la literatura. El proyecto derivo 
en un programa educativo bautizado como Art and Knowledge Workshop, a cuyos 
participantes Rollins bautizo como Kids of Survival o K.O.S. Bajo la tutela de Rollins 
los K.O.S. han producido obras de arte asombrosamente sofisticadas basadas en 
libros como La letra escarlata, de Nathaniel Hawthorne, Rebelidn en la granja, de 
George Orwell, America, de Franz Kafka, El hombre invisible, de Ralph Ellison y la 
autobiografia de Malcolm X. Rollins pone al alcance de los estudiantes productos 
culturales que van desde el arte renacentista hasta los comics, estilos que ellos 
integran en sus obras. Aunque las obras de K.O.S. se suelen exponer en galenas, han 
hecho alguna intervencion publica a gran escala. Amerika-Forthe People of Bathgate, 
1988, es un mural pintado en una pared de una escuela de la Bathgate Avenue, en el 
sur del Bronx. Como otras obras de la serie «Amerika», presenta una red entretejida 
de trompetas doradas cuyas formas estan inspiradas desde en Walt Disney hasta en 
El Basca. A mediados de la decada de 1980 el mercado del arte descubrio las pinturas 
de K.O.S ., y algunas se cotizan mucho. Rollins y K.O.S. reinvierten el dinero 
recaudado en el proyecto, para financiar viajes, estipendios y los estudios de los 
integrantes del colectivo. Los miembros originales han ido creciendo, y muchos han 
destinado ese dinero a convertirse en los primeros licenciados universitarios de sus 
familias. Rollins sigue dirigiendo K.O.S., hoy convertido en un programa de ambito 
nacional e internacional para gente joven que organiza talleres en centres de arte, 
institutos publicos de barrios marginales y programas comunitarios para jovenes. 



Tim Rollins and K.O.S.: Amerika - For the People of Bathgate, 1988. Pintura esmaltada. 10,7 x 
16,8 m. Mural en el 1701 de Fulton Avenue, Bronx, Nueva York. 


John Ahearn tambien se ha implicado con la comunidad del sur del Bronx para dar 
vida a sus obras participativas. Residente de ese barrio desfavorecido de Nueva York 
entre 1979 y 1995, Ahearn cobro visibilidad tanto en el vecindario como en el mundo 
del arte con esculturas de yeso y bronce de los vecinos. En colaboracion con 
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Rigoberto Torres, Ahearn moldea sus figuras a partir de sus modelos durante sesiones 
que con frecuencia acaban en fiestas. De los vaciados finales, pintados de tal forma 
que presentan un parecido asombroso con la persona, se hacen multiples copias, una 
de las cuales se regala al retratado. Son estatuas de cuerpo entero o bustos, y suelen 
presentar elementos que facilitan la identificacion de sus modelos, como su camiseta 
favorita, una mascota o un objeto que aluda a su profesion (mecanico, ama de casa, 
estudiante, etc.). Algunos de los vaciados se han incorporado en murales 
tridimensionales en edificios del Bronx, como Homage to the People of the Bronx, 
Double Dutch at Kelly Street /, 1981-1982, en la que cuatro ninas del barrio estan 
saltando a la comba. Estas obras componen un retrato festivo de un barrio de 
personas. 



John Ahearn: Homage to the People of the Bronx, Double Dutch at Kelly Street 1, 1981-1982. 
Fibra de vidrio moldeada, oleo y cable. 137,2 x 137,2 x 30,5 cm cada figura. 


Tambien el espiritu de activismo comunitario ha llevado a Rick Lowe a fundar su 
Project Row Houses, una organizacion de servicios sociales y arte establecida en 
1993 en uno de los barrios afroam erica nos mas pobres de Houston, Texas. En 
colaboracion con un equipo de artistas, arquitectos, funcionarios y miembros de la 
comunidad, Lowe ha transformado en hogares de renta baja, estudios de artista, 
residencias, oficinas, galenas, talleres y viviendas provisionales para madres 
adolescentes (a quienes se imparte formacion laboral y sobre el cuidado de los hijos) 
22 casas abandonadas de las llamadas shotgun, construidas por hombres liberados 
en el sur tras la guerra de Secesion. En las casas dedicadas a proyectos arti'sticos, 
fotograficos y literarios, los invitados pasan seis meses creando instalaciones 
relacionadas con temas historicos y culturales de la comunidad, e implican a 
integrantes de la misma en la creacion de sus obras. Entre los proyectos arti'sticos 
figura Echo, 1996, de Whitfield Lovell, dibujos murales creados a partir de retratos de 
estudio de afroamericanos de principios del siglo XX. El peculiar acercamiento de 
Lowe al arte comunitario esta calando: en los ultimos anos le han solicitado 
asesoramiento para la creacion de proyectos similares en otras ciudades de Estados 
Unidos. 
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Project Row Houses 



Whitfield Lovell: Echo, 1996. Carboncillo sobre madera. Project Row Houses, Houston, Texas. 
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Interior de la instalacion, Whispers from the Walls, 1999. 


The Living Museum, fundado en 1983 por Bolek Greczynski y Janos Marton, implica a 
una comunidad artistica excepcional. Greczynski, nacido en Polonia y fallecido en 
1995, dirigio producciones teatrales y acciones artisticas vanguardistas en su pais 
antes de emigrara Estados Unidos. Marton, hijo de un economista hungaro disidente, 
es artista y psicologo. Juntos crearon un taller y galena en el Creedmoor Psychiatric 
Center de Queens, Nueva York, para un grupo de artistas en residencia que son 
ademas pacientes del hospital. Aunque estan diagnosticados de esquizofrenia y otras 
formas de psicosis, el proyecto rechaza considerar sus creaciones como simple 
terapia o herramienta para el diagnostico. Sin olvidar las complejas relaciones entre 
creatividad y enfermedad mental, se alienta a los pacientes-artistas a explorar zonas 
de su conciencia que tratamientos psiquiatricos convencionales preferirian aplacar. El 
doctor Marton, director del proyecto, trabaja con los pacientes-artistas en la creacion 
de obras polifaceticas que se exhiben en la galena del The Living Museum (un enorme 
edificio abandonado que albergo las cocinas principales del hospital), ya rebosante de 
arte creado por los internos durante los ultimos veinte anos. Hay asimismo varias 
estancias, como la «Sala de la iglesia», la «Sala del hospital» o la «Sala de 
aislamiento», llenas de objetos relacionados con esos elementos esenciales de la vida 
social. Unas obras son de estilo muy personal, mientras que otras se inspiran en el 
expresionismo o el arte conceptual; los materiales van desde pintura y cartulina hasta 
objetos como cajas de cerillas, biblias (donadas por una asociacion benefica) o 
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electrodomesticos. De modo que la obra despliega toda la diversidad del arte 
contemporaneo y avala la idea de Beuys de que todo el mundo tiene potencial 
arti'stico. 



Dr. Janos Marion i The Living Museum: Seclusion Room, 2002. Arena volcanica en suelo de terracota. 
Dimensiones variables. 


El arte participative constituye un desafio directo a las presunciones conservadoras 
sobre el significado del arte, su funcion social y la naturaleza de la vocacion arti'stica. 
En su lugar, plantea modelos para la fusion de arte y vida y ofrece a quienes deseen 
dejar impronta en la cultura contemporanea nuevas y emocionantes posibilidades. 
<j,Ad6nde se dirige el arte? ^Como cambiara en el futuro? De la miri'ada de fuerzas que 
participan en la deconstruccion y reconstruction del arte hoy, tal vez la mas 
trascendental sea la democratization del arte por la participation. 
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